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Eri musiikinopetusmetodit muotoilevat päätavoitteensa eri sanoin, mutta kaikkien poh-
jalta löytyy ajatus siitä, että musiikki on ihmisen elämässä itseisarvo. Musiikin ei tulisi olla 
vain harvojen etuoikeus, ja jo lapset tulisi tutustuttaa musiikin kieleen ja maailman. Dmitri 
Kabalevsky (1904–1987) muotoilee (Kabalevsky 1988, 58), että opettajan päätehtävä on 
”herättää kuulijoidemme kiinnostus musiikkia kohtaan, lumota heidät ja tartuttaa heihin 
rakkautemme musiikkia kohtaan”. Viulun- ja alttoviulunsoitonopettajan haasteena on va-
lita jo alkuvaiheessa sekä kuunneltavaksi että soitettavaksi musiikkia, joka todella lu-
moaa soittajan ja herättää hänessä kiinnostuksen musiikkia kohtaan. 
 
Työni tarkoituksena on etsiä ja tuottaa materiaalia viulun- ja alttoviulunsoiton alkeisope-
tuskäyttöön. Viulukouluja ja alkeiskappalevihkoja tutkimalla löytää valtavan määrän yk-
sinkertaistettuja kappaleita barokin, klassismin ja jossain määrin myös romantiikan kau-
silta sekä lastenlauluja, kansanmusiikkia ja viihdesovituksia. Ainakin suomalaisilta ny-
kysäveltäjiltä on myös tilattu jonkin verran teoksia lapsille, ja improvisaatiota opetetaan 
yhä enemmän. Sen sijaan olen havainnut aukon erityisesti monien 1900-luvun alkupuo-
len hienojen säveltäjien musiikin kohdalla. Mielestäni tällä aikakaudella on sävelletty pal-
jon musiikkia, joka on erityisen värikästä ja satumaista, ja uskon, että muiden muassa 
Pekan ja Suden, Hanhiemosarjan ja Babarin tarinan säveltäjillä olisi innostavaa annet-
tavaa viulisteille ja alttoviulisteille jo ennen kuin oppilas pääsee soittamaan Prokofjevin 
konserttoja tai Ravelin ja Poulencin sonaatteja. 
 
Listaan työssäni sellaiset alkeisohjelmistovihkoista ja viulukouluista löytämäni kappaleet, 
jotka on sävelletty 1900-luvun ensimmäisinä vuosikymmeninä tai sovitettu tällöin sävel-
letyistä teoksista. Ehdotan työssäni myös kappaleita, joita soittotunneilla voidaan kuun-
nella, ja teoksia, joista uusia sovituksia voisi tehdä. Lisäksi pohdin, mitä kyseisen ajan 
musiikki voi antaa soittoharrastuksen alkuvaiheessa olevalle oppilaalle ja kuinka ennes-
tään vierasta musiikkia kannattaa esitellä oppilaalle. Työn lopussa esittelen kaksi omaa 
harjoitustani, joita voi käyttää esimerkiksi oheismateriaalina, kun viime vuosisadan alun 





2 Miksi Prokofjev tai Debussy? 
 
Géza Szilvay jakaa viulunsoiton oppimisen kolmeen osa-alueeseen: soittotekniikka, mu-
siikin hahmottaminen säveltapailun ja teorian näkökulmasta ja oppilaan elämän ja tun-
nemaailman rikastaminen (Szilvay 2008, 2). Musiikin, jota alkeisohjelmistoon valitaan, 
tulisi viedä oppilasta eteenpäin kaikilla näillä alueilla. Kahdessa ensimmäisessä alalu-
vussa pohdin, kuinka oppilas voi päästä osalliseksi musiikista, saada musiikin osaksi 
omaa elämäänsä ja ilmaista musiikin avulla, sekä mitä arvoa 1900-luvun alun musiikilla 
voi olla oppilaalle. Kolmannessa alaluvussa pohdin, missä vaiheessa ja millä tavalla on 
pedagogisesti mielekästä tutustuttaa oppilas vierailta kuulostaviin harmonioihin ja ryt-
meihin. Neljännessä alaluvussa käydään läpi neljä alkuvaiheessa harjoiteltavaa teknistä 
asiaa, joiden oppimista työssä esitelty ohjelmisto hyödyttää. 
 
2.1 Musiikki käyttöön 
 
Ivan Galamianin sanoin ”tulkinta on kaiken soittimen opiskelun korkein päämäärä, sen 
olemassaolon oikeutus”. Galamianin mukaan tulkinta tarkoittaa sitä, että soittaja ymmär-
tää musiikin merkityksen ja käyttää mielikuvitusta ja luovuutta, ja sitä, että soittajalla on 
henkilökohtainen suhde kappaleeseen. (Galamian 1990, 17.) Oppilaan tulisi siis pitää 
soittamastaan musiikista ja pitää sitä omanaan, jotta soittaminen ei ole käsien liikkeiden 
suoritus vaan palkitsevaa ilmaisua.  Hyvällä alkeiskappaleella tulisi olla selkeä funktio ja 
sen pitäisi rikastuttaa mielikuvitusta ja lisätä luovuutta. Näkisin, että tämä korkein pää-
määrä on korkein siinä mielessä, että se on tärkein, eikä siinä mielessä, että siihen pääs-
tään viimeisenä vuosia kestäneiden välivaiheiden kautta. Jo aivan aloittelija pystyy soit-
tamaan puhuttelevasti, jos opettaja ohjaa häntä alusta asti tätä korkeinta päämäärää 
kohti ja rohkaisee löytämään tarinan, jota musiikki kertoo.  
 
Patricia Shehan Campbellin mukaan musiikissa on erityisesti lapsille oleellista sen käyt-
tötarkoitus. Campbell listaa artikkelissaan The Musical Cultures of Children erilaisia ti-
lanteita, joissa musiikki on lapsille merkityksellistä: Lapset käyttävät musiikkia emooti-
oidensa ilmaisuun ja kommunikointiin. Tietynlainen musiikki viihdyttää lasta tai antaa es-
teettistä nautintoa. Musiikki liittyy liikkeeseen ja leikkiin sekä yhdistää lapsen toisiin esi-
merkiksi samaan naapurustoon, kouluryhmään tai seurakuntaan kuuluviin ihmisiin. 
(Campbell 2003, 61–64.) Käyttötarkoitus ja konteksti voi siis olla leikkauspiste, jossa lap-
sen arkielämä ja uusi musiikki kohtaavat. Musiikista tulee henkilökohtaista, jos se liittyy 
vaikkapa nukkumaanmenoon tai narunhyppäämiseen. Esimerkiksi Béla Bartókin (1881–
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1945) laaja pianokappalekokoelma For Children tulee lähelle pieniä oppilaita lastenlau-
luista tuttujen melodioiden kautta sekä esimerkiksi otsikoilla Leivotaan jotain tai Suru-
laulu. Samalla tutuiksi tulevat harvinaiset asteikot ja niille perustuvat harmoniat, jotka 
tuovat modernia musiikkia vähitellen lähemmäs oppilasta. (Carpenter 2015.) 
 
Kappaleiden nimeämisellä on suuri merkitys lapsen motivoitumisen ja kiinnostumisen 
kannalta. Myös sanoitukset voivat antaa kappaleelle mielekkyyden. Useissa viulukou-
luissa kappaleet ovatkin aluksi lauluja, joissa on sanat. Nimen tai sanojen lisäksi tai si-
jasta kappaleessa voi olla jokin muu oppilaalle ennestään tuttu elementti. Dmitri Kaba-
levskyn mukaan käsitteet laulu, tanssi ja marssi ovat kaikille ymmärrettäviä kaiken mu-
siikin perusmuotoja. Samalla ne ovat linkkejä lapsen kokemusten ja taidemusiikin välillä. 
Jos lapsi saa itse löytää uudenlaisesta musiikista tuntemansa elementin, kokemus antaa 
itsevarmuutta ja iloa opiskeluun. (Kabalevsky 1988, 23–25.) 
 
Kabalevsky mainitsee esimerkiksi Bachin, Schubertin, Chopinin, Griegin, Tshaikovskin, 
Prokofjevin, Haydnin, Mozartin, Beethovenin, Shostakovichin, Ravelin, Bartókin ja 
Hatšaturjanin, joiden sävellyksistä on helppo löytää tansseja (Kabalevsky 1988, 23–25). 
Viime vuosisadan alun tansseihin voidaan tutustua esimerkiksi ryhmätunneilla, joilla mu-
siikkia voidaan kuunnella nauhalta tai opettajan soittamana ja tanssia hyvin yksinkertai-
silla liikkeillä yhdessä. Tällä tavalla voidaan myös hakea pulssituntumaa, mikä helpottaa 
muita harjoituksia, joilla haetaan yhteistä sykettä. Hyvä esimerkki on Sergei Prokofjevin 
(1891–1953) baletti Romeo ja Julia, jossa on useita karaktääriltään, tempoltaan ja tun-
nelmaltaan erilaisia tansseja, valmis jännittävä tarina ja monta viulusooloa. Aa-
muserenadiin voidaan viulusoolon kuuntelemisen ja liikkumisen lisäksi soittaa yhdessä 
helppo pizzicatosäestys mandoliinien mukana. Maurice Ravelin (1875–1937) teoksesta 
Valses nobles et sentimentales voidaan poimia eri soitinten ääniä, seurata crescendoja 
ja diminuendoja ja tutkia, miten kolmijakoinen kappale tuntuu erilaiselta verrattuna vaik-
kapa marssiin. 
 
Mary Cohenin toimittamassa kokoelmassa All Sorts, Grades 2-3 on erilaisia pianosäes-
tyksellisiä helppoja viulukappaleita. Huomioni kiinnitti kunkin kappaleen otsikkoon liitetty 
lyhyt teosesittely. Esimerkiksi Gabriel Faurén (1845–1924) Pavanen yllä kerrotaan, että 
Fauré kirjoitti kappaleen suuria pariisilaisia juhlia varten. Vieraat pukeutuivat historiallisiin 
pukuihin, ja yhtye soitti musiikin piilosta. (Cohen 2003.) Lasten elämään kuuluu satujen 
lukeminen ja kuunteleminen. Tositarina tai legenda säveltäjän maailmasta tai säveltäjän 
kuvittelemasta maailmasta voi tehdä kappaleesta oppilaalle merkityksellisen. Samalla 
tutustutaan musiikin historiaan. 
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Musiikin käyttötarkoitukseen liittyy useimmiten yleisö. Joulukonsertti ja kevätkonsertti 
kerran vuodessa ovat keinotekoisia ja mahdollisesti pelottavia tilanteita, mikäli oppilas ei 
ole tottunut soittamaan kappaletta ja sen ääniä, tunnetiloja ja yllätyksiä jollekulle, joka 
kuuntelee mielellään. Jo aloitteleva muusikko voi harjoitella kappaletta erityisesti esimer-
kiksi syntymäpäiväjuhlaa varten. Lapsille mieluisimpia esiintymisiä ovat yhteisölliset ti-
lanteet, joiden rakentamisessa saa olla mukana ja joita kantaa jokin teema (Arjas 2014, 
153). Positiiviset esiintymiskokemukset ennaltaehkäisevät jännitysongelmien muodostu-
mista ja rakentavat tervettä muusikon itsetuntoa. Viime vuosisadan alussa on sävelletty 
paljon lapsille suunnattua satumusiikkia, joka tarjoaa joitakin malleja teemakonsertille tai 
ryhmätunneille. Pekka ja susi, Eläinten karnevaali (sävelletty tosin jo 1886) tai Han-
hiemo-sarja voidaan kuunnella yhdessä ja toteuttaa omana versiona: helpotettuina tai 
lyhennettyinä sovituksina tai minkä tahansa muun teemaan sopivan musiikin kautta. Sa-
dussa kukin pieni soittaja saa olla roolihahmo ja välittää eteenpäin musiikkia, josta on 
ensin itse innostunut. 
 
2.2 Musiikin kielen kuuleminen ja puhuminen 
 
Muiden muassa Shinichi Suzukin viulumetodin yksi perusajatus on se, että musiikista 
tulee lapselle äidinkieli samalla luonnollisella ja tehokkaalla tavalla kuin omasta puhu-
tusta äidinkielestä: lapsi kuulee musiikilla ilmaistua ”puhetta” säännöllisesti, ja vähitellen 
lapsi haluaa itse ilmaista musiikilla (Steinschaden & Zehetmair 1985, 10–12). Myös Co-
lourstrings-metodiin kuuluu musiikin äidinkielen periaate (Szilvay 2008, 2): lapsi soittaa 
kappaleita, jotka hän tuntee ennestään ja osaa laulaa. Hyvä alkeiskappale on hyvää mu-
siikkia, joka puhuu oppilaalle, lapselle tai aikuiselle, musiikin kielen sanoja ja ilmaisuja. 
Hyvä alkeiskappale kasvattaa oppilaasta muusikkoa, jolla on jotakin sanottavaa ja joka 
haluaa soittaa. 1900-luvun alun eurooppalainen taidemusiikki on todennäköisesti musiik-
kia, jota viulu- tai alttoviuluoppilas ei kuule tavallisesti kotona, radiosta tai konserteissa, 
joten etenkään sitä ei voida opettaa ilman, että sitä kuunnellaan yhdessä ja opetellaan 
poimimaan erilaisia soitinten ääniä, sävyjä, rytmejä ja tunnelmia. 
 
Äänitteiden kuuntelun lisäksi oppilaan on hyvä kuulla elävää musiikkia. Oppilaasta on 
musiikin kuuntelun lisäksi kiinnostavaa nähdä, mitä soittaja tekee. Konserttien kuuntelun 
lisäksi oppilaalla on mahdollisuus kuulla soittotunnilla opettajan soittoa. Opettajana on 
välillä vaikea muistaa soittaa täydellä kvaliteetilla, kun soittaa malliksi lasten kappaleita. 
Nimenomaan alkeisopetuksessa olisi kuitenkin tärkeää ottaa soittaessaan käyttöön koko 
osaamisensa ja saada oppilas ihailemaan viulun tai alttoviulun ääntä ja kaikkea hienoa, 
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mitä soittimesta voi saada ulos. Tällöin oppilas ei myöskään opi mallista huolimatonta 
intonaatiota tai huonoa sointia.  
 
Malliksi soittamisen lisäksi oppilaalle voi soittaa muuta vaikeampaa ohjelmistoa, joka liit-
tyy oppilaan omaan kappaleeseen ja innostaa sen harjoitteluun. Luvussa 2.1 ehdotetaan 
soitto- tai ryhmätunneilla kuunneltavaksi Prokofjevin Romeon ja Julian balettimusiikkia. 
Teoksesta on olemassa näyttäviä sovituksia viululle tai alttoviululle ja pianolle, joten Pro-
kofjevia voidaan tunneilla kuunnella myös live-esityksinä, samoin kuin muutakin 1900-
luvun alun säveltäjien musiikkia: ehkä melodioita musiikkisaduista ja näyttämöteoksista 
sekä viulu-piano-sovituksia vaikkapa Claude Debussyn (1862–1918) teoksesta Pellava-
tukkainen tyttö tai Ravelin oopperan L’Enfant et les Sortileges osasta Pastourelle (Ravel 
& Dushkin 2013). Miksi ei voisi soittaa myös katkelmia viulusonaateista tai alttoviulukon-
sertoista? 
 
Vaikka musiikkia ei opeteltaisikaan pelkästään korvakuulolta, oppilaan täytyy siis kuulla 
paljon erilaista musiikkia, jotta hän voi soittaa ja ilmaista sitä. Musiikin kuulemisen ja sille 
altistumisen lisäksi musiikkia on hyvä oppia kuuntelemaan aktiivisesti. Kaikenikäisille 
muusikoille ja musiikinkuuntelijoille suunnatun CMM-improvisaatiometodin kehittäjä Wil-
liam L. Cahnin mukaan soitonopetus saa usein oppilaan keskittymään tekniseen ta-
soonsa ja vertailuun, vaikka muusikon tulisi pohtia, mitä sanottavaa minulla on ja kuinka 
musiikki voi rikastuttaa elämää. Musiikilla puhumisen oppiminen taas edellyttää aktiivi-
sen kuuntelun opettelua, jossa improvisaation opetus on yksi hyödyllinen väline. Peda-
gogiikka, josta puuttuu improvisointi, luo helposti tekniikka-, kilpailu- ja arvostelukeskei-
sen musiikkiympäristön, jossa muusikkouden kehittyminen ei saa tarpeeksi painoarvoa. 
(Cahn, 2005, 7–12.) Oman kokemukseni mukaan kaikissa soitonopiskelun vaiheissa on 
yleistä, että henkilökohtainen suhde musiikkiin ja ilmaisu jäävät muiden asioiden jalkoi-
hin. 
 
Tutkija ja musiikkikasvatuksen professori Lucy Green jakaa käsityksen musiikin ja äidin-
kielen oppimisen samankaltaisuudesta Suzukin ja Szilvayn kanssa (Green 2014, xxii) ja 
huolen perinteisen instrumenttiopetuksen puutteista Cahnin kanssa. Greenin luoma 
Hear, Listen, Play! -metodi (HeLP) tuo populaarimusiikin tehokkaita ja mukavia harjoi-
tuskäytäntöjä myös klassiseen instrumenttiopetukseen. Kappaleesta opetellaan korva-
kuulolta äänitettä kuuntelemalla niin paljon kuin oppilas pystyy poimimaan muutaman 
opettajan kanssa harjoitellun session aikana. Oppilaat saavat melko varhaisessa vai-
heessa HeLP-polullaan valita harjoittelemansa kappaleet, jolloin he pitävät soittamas-
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taan musiikista ja se on heille tuttua ja henkilökohtaista. Metodi kehittää aktiivista ja tie-
toista kuuntelua, jonka avulla soittaja pystyy lopulta omaksumaan asioita, joita ei ole 
mahdollista notatoida tai selittää sanallisesti. (Green 2014, xvii–xviii, 3, 12–14.) 
 
Populaarimusiikissa harjoittelu tapahtuu tavallisesti yhdessä toisten oppijoiden kanssa, 
kuuntelemalla muita, kokeilemalla ja oppimalla virheistä. HeLP-metodissa opettajalta 
saadaan apua ja ohjausta, mutta tavoitteena on kasvattaa itsenäisiä muusikoita ja antaa 
oppilaalle oppimistapa, jonka avulla tämä voi jatkaa soitonopettelua halutessaan lop-
puelämänsä ajan. Oppilaat soittavat löytämäänsä musiikkia eivätkä varta vasten sävel-
lettyjä harjoituksia. (Green 2014, xvii–xviii.)  
 
Useimmat 1900-luvun alun suuret säveltäjät eivät ole säveltäneet erityisesti alkeiskap-
paleita viulisteille tai altisteille, mutta mielestäni on tärkeää, että oppilas saa osallistua 
suuriin sävellyksiin helppojen mutta hyvien sovitusten kautta tai soittamalla mukana edes 
yhtä ääntä. Tällöin klassisenkin musiikin oppimisessa toteutuu Greenin periaate siitä, 
että oppilaat saavat soittaa musiikkia, johon he voivat törmätä myös konserteissa tai ää-
nitteitä kuunnellessaan. Näin oppilaat ovat osallisia elävästä musiikkimaailmasta. Yksin-
kertainen HeLP-metodin sovellus alttoviuluryhmätunnilla voisi olla pianon vasemman kä-
den äänien etsiminen omasta soittimesta ja mukana soittaminen, kun kuunnellaan 
hauska osa 2 Staccato Francis Poulencin (1899–1963) sarjasta Villageoises, Petit 
pièces enfantines. Äänet on helppo erottaa, ja löytämällä niistä kaksi voi jo soittaa mu-
kana melkein koko kappaleen. 
 
Klassisessa koulutuksessa nuotinluku on yksi tärkeä kehitettävä osa-alue, joten kaikkea 
ei ole mielekästä opetella korvakuulolta. Kuuntelemisen ja sisäisen kuulon harjoittelemi-
nen on silti tärkeää. Orff-metodin kehittäjä Carl Orff piti tärkeänä sekä oppimista korva-
kuulolta imitoiden että nuotinlukua, joka on ennen pitkää välttämätöntä. Orff-metodiin 
kuuluu kuitenkin järjestys: musiikin kieltä opitaan ensin ”puhumaan”, sitten ymmärtä-
mään kirjoitetuista symboleista, aivan kuten äidinkielikin opitaan. (Frazee & Kreuter 
1987, 29–30.) 
 
2.3 Uusia harmonioita ja rytmiikkaa 
 
1800-luvun kuluessa säveltäjät pyrkivät romantiikan hengessä ilmaisemaan itseään 
omalla yksilöllisellä tavallaan, mikä Joel Lesterin mukaan johti vähitellen tonaalisuuden 
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murtumiseen 1900-luvulle tultaessa. Duuri-molli-tonaaliselle länsimaiselle musiikille tyy-
pilliset sointukulut ja äänenkuljetus alkoivat tuntua aikansa eläneeltä. Esimerkiksi kro-
matiikan, modaalisten muunnosten ja muiden paitsi diatonisten asteikkojen käyttö lisään-
tyi, ja tonaalisten funktioiden ja sävellajien merkitys heikkeni. (Lester 1989, 7.) Suuri osa 
tässä työssä esiteltyjen säveltäjien musiikista on vielä tonaalista siinä merkityksessä, 
että musiikki on pääasiassa kolmisointuista ja jossakin sävellajissa. Esimerkeissä kui-
tenkin näkyvät ja kuuluvat edellä mainitut 1800-luvulla syntyneet trendit ja esimerkiksi 
uudenlaiset septimisoinnut. 
 
Tässä työssä esitelty 1900-luvun alun musiikki ei ole täysin irtautunut länsimaisen tonaa-
lisuuden harmonian periaatteista, ja monet esimerkit ovat muodoltaan hyvin klassisia. 
Musiikki saattaa kuitenkin kuulostaa vieraalta, jos samantyylistä ei ole koskaan kuullut. 
Luvussa 3 mainittujen harjoitusten ja kappaleiden avulla oppilas voi tutustua vaikkapa 
ranskalaisten impressionistien harmonioiden väreihin tai itäeurooppalaiseen rytmiik-
kaan. Tällaista ohjelmistoa on alkeismateriaalissa hyvin vähän, mutta on sääli, jos De-
bussy, Igor Stravinski (1882–1971) tai Bartók tulevat soittoharrastuksessa vastaan en-
simmäisen kerran silloin, kun soitetaan sinfoniaorkesterikirjallisuutta tai suuria konsert-
toja. Jos loputkin 1900-luvun tyylit jäävät etäisiksi ja hankaliksi kuunnella, välistä jää jo 
yli sata vuotta musiikkia. 
 
Katsaus pedagogiseen kirjallisuuteen on saanut minut pohtimaan yksityiskohtaisemmin, 
miksi tällaista ohjelmistoa ei löydy alkeismateriaalista. Useimmat metodit painottavat, 
että hyvä alkeiskappale on lapselle tuttu laulu. Lapsi voi ilmaista musiikin kielellä musiik-
kia, joka on hänelle henkilökohtaista ja tuttua. Omassa kulttuurissamme lastenlaulut ovat 
useimmiten selkeitä tasa- tai kolmijakoisia duuri-mollitonaalisia kappaleita. Tonaalisesta 
musiikista on siis perusteltua aloittaa.  
 
Alkuvaiheen jälkeen oppilaalle on kuitenkin ennen pitkää esiteltävä musiikkia, jota hän 
ei ole ennen kuullut. Puhumaan opetteleva lapsikin kuulee äidinkielellään myös sanoja, 
joita hän ei vielä ymmärrä tai osaa. Orff-pedagogiikan kaikille tasoille kuuluu sellaisen 
musiikin kuuntelu, jota oppilas ei vielä itse osaa soittaa. Olennaista on jokin linkki oman 
osaamisen ja kuullun välillä. Esimerkiksi ensimmäisenä vuonna oppilaat oppivat soitta-
miensa lyhyiden kappaleiden kautta AB-muodon. Tämän jälkeen samaa muotoa etsitään 
kuuntelemalla J.S. Bachin Menuetti Anna Magdalena Bachin nuottikirjasta ja kävele-
mällä ja taputtamalla musiikin rytmiä. (Frazee & Kreuter 1987, 80–82.) Kun menuetti-
tanssin rytmi on tuttu, voisiko seuraavaksi kuunnella Ravelin Menuetin sarjasta Coupe-
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rinin haudalla? Tällöin tuttuun tanssiin yhdistyvät uudenlaiset soinnut. Kyseisestä Rave-
lin Menuetista on myös yksinkertainen sovitus alttoviululle kokoelmassa Time Pieces for 
Viola (Bass & Harris, 2002). Koko sarjasta on olemassa sovitus viululle ja pianolle (Ravel 
& Van Brink 2008), joten äänitteen kuuntelun lisäksi opettaja voi soittaa osia tunnilla. 
 
Toisin kuin useimmissa viulukouluissa, Orff-pedagogiikassa aloitetaan pentatoniselle 
eikä diatoniselle asteikolle perustuvista melodioista (Frazee & Kreuter 1987, 20). Orff-
pedagogiikassa käytetään pentatonisen asteikon jälkeen paitsi ensin duuri- ja mollias-
teikkoja, sitten myös moodeja, joiden käyttö ei siis ole vierasta alkeismusiikkikasvatuk-
sessa (Frazee & Kreuter 1987, 37). Kun tonaalisen musiikin perustehot alkavat olla op-
pilaalle tuttuja, ajattelen, että monipuolisten harmonioiden kuuleminen ja niihin osallistu-
minen vaikkapa vapaakielistemmaa soittaen kehittää lapsen kauneudentajua ja totuttaa 
musiikkiin, josta on paljon iloa. Jos aloitteleva oppilas on aikuinen ja kuullut paljon mu-
siikkia, on erityisen hyvä esitellä hänelle kaikenlaista musiikkia sen lisäksi, että annetaan 
välineitä soittaa ennestään tuttua ja oppilaalle valmiiksi henkilökohtaista musiikkia.   
 
Lapset ovat usein ennakkoluulottomia modernia musiikkia kohtaan, jota aikuiset tottu-
mattomuuttaan vierastavat. Dmitri Kabalevsky pohtii oman aikansa keskustelua nyky-
musiikin opetuksesta ja tyrmää kaksi ääripäätä. Toisaalta hän on pahoillaan sekä niiden 
opettajien että heidän oppilaidensa puolesta, jotka välttävät kaikkea nykymusiikkia ja 
pelkäävät, että se pilaa oppilaiden musiikillisen maun, kädet ja äänet. Toisaalta hän nä-
kee ”tragikoomista absurdiutta” muusikoissa, jotka valittavat, ettei heidän musiikkiaan 
kuunnella, ja joiden mielestä klassisella kasvatuksella on negatiivinen vaikutus ja kon-
servatiivisesti kasvatetut lapset eivät opi ymmärtämään uutta taidetta. (Kabalevsky 1988, 
125.) Ei liene tarkoituksenmukaista sivuuttaa musiikkia siksi, ettei se ole ennestään tut-
tua, vaan esitellä kaikenlaista musiikkia monipuolisesti siten, että oppilas oppii vähitellen 
kuuntelemaan ja erottamaan eri tyylejä ja valitsemaan itse suosikkinsa.  
 
Jos alkeisohjelmistossa esiintyy erikoisia harmonioita, on erityisen tärkeää, että oppilas 
saa soittaa paljon säestyksen kanssa. Muun muassa Leopold Auerin systemaattisesti 
etenevässä viulukoulussa Graded Course of Violin Playing Book 1 (19–?) jokaisen har-
joituksen yhteydessä on opettajan stemma, joka asettaa oppilaan soittamat esimerkiksi 
vapaiden kielten sävelet osaksi harmoniaa. Samalla idealla on kirjoitettu myös monet 
Anna-Maija Usman Viuluniekan (2002) kappaleet. Mahdollisuuksien mukaan oppilaiden 
olisi hyvä saada soittaa mahdollisimman paljon myös sointusoittimen säestyksellä. Shi-
nichi Suzukin metodissa pianosäestys kuuluu aina ryhmätunteihin ja tukee siten intonaa-
9 
  
tiota ja fraseerausta. Jos pianosäestystä ei ole saatavilla, käytetään äänitettä, jota Su-
zuki-oppilaat käyttävät kotona (Steinschaden & Zehetmair 1985,12). Säestyksen kanssa 
soittaminen on elämyksellistä oppilaalle, joka saa yhteissoittokokemuksen ja kuulee 
koko musiikin eikä ainoastaan omaa stemmaansa. 
 
Näen Suzuki-metodissa paljon samaa kuin Orff-pedagogiikassa, jonka mukaan erityi-
sesti rytmi on luonnollinen asia ihmiselle, joka osaa kävellä ja jossa lyö sydän. Molemmat 
koulukunnat pyrkivät hyödyntämään musiikin oppimisessa lapsen valtavaa kapasiteettia, 
joka tulee ilmi esimerkiksi puhutun kielen ja liikkumisen oppimisessa. Tämä kapasiteetti 
jää käyttämättä, mikäli musiikin oppimisen ehtona tai esteenä on esimerkiksi monimut-
kaisten nuottien lukeminen. Esimerkiksi luvun 4.2 harjoituksessa esiintyy isoja trioleja. 
Isot triolit tulevat usein ensimmäistä kertaa vastaan haastavassa orkesterikirjallisuu-
dessa, jolloin ne voidaan opettaa jakamalla kahden pienen triolin osat kolmeen kahden 
ryhmään, jotka sidotaan kaarella. Jos lapselle kehittyy sisäinen pulssi varhaisessa vai-
heessa, ison triolin voi kuitenkin oppia jo paljon aikaisemmin esimerkiksi jonkin sanan 
avulla, kuten kyseisessä harjoituksessa. 
 
Orff-pedagogiikkaan tutustumalla ja ryhmiä seuraamalla olen huomannut, että lapsilla, 
jotka ovat soittaneet vasta vuoden tai kaksi, voi olla valtavasti musiikillista, ennen muuta 
rytmistä kapasiteettia. Kun vaikeasti notatoitavat ja luettavat rytmit yhteisen pulssin löy-
dyttyä toistetaan perässä ja sanojen ja svengin avulla, niistä näyttää tulevan nopeasti 
luontevia ja helppoja. Synkooppi ei olekaan vaikea hahmottaa, pisteelliset rytmit eivät 
kaadu eteenpäin ja hemiola istuu. Mielestäni samaan aikaan, kun nuotinluku kehittyy 
omaa tahtiaan, sen ei pidä jarruttaa luonnollista monimutkaistenkin rytmien oppimista. 
Orff-pedagogiikassa edetään kuitenkin järjestelmällisesti siten, että jokaisella luokka-as-





Galamianin mukaan tulkinta on soitonoppimisen ydin, mutta kuten puhujalla on selkeä 
ääni ja esiintymistaito, soittajankin tulkinta tarvitsee taitoa (Galamian 1990, 17). Viulun- 
tai alttoviulunsoiton harrastaminen ei ole kivaa, jos kaiken keskuksena on pakko oppia 
teknisiä asioita, mutta harrastus ei myöskään ole kiva, jos soittimenhallinta ei etene. Il-
maisuun keskittyminen ei auta, musiikki ei kehitä eikä soitto tuota iloa, jos soittimesta ei 
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löydy puhdasta tai kaunista ääntä. Soittoharrastuksen mielekkyys syntyy oppimisesta, 
joka antaa yhä enemmän välineitä tulkintaan ja leikkiin.  
 
Erityisesti lasten kohdalla oppiminen vaatii vanhempien apua ja tukea sekä opettajalta 
taitoa saada oppilas oppimaan vahingossa, lapsia innostavien mielikuvien ja leikin 
kautta, jotta soittimenhallinnan hankkiminen ei ole tylsää tai pahimmassa tapauksessa 
pelottavaa. Lapset pystyvät soittamaan esimerkiksi fraaseja, erilaisia nyansseja ja sävyjä 
varioimalla jousen nopeutta ja etäisyyttä tallasta. Sanat fraasi, forte, piano ja jousen no-
peus saattavat kuitenkin olla oppilaalle mitäänsanomattomia ja vaikeita muistaa. Tilalle 
tarvitaan tarina tai mielikuva. Kun piano ei olekaan vain hiljaa vaan ”myyrä, joka ei heti 
uskallakaan tulla kolostaan ulos” (Oppilas, 6 v.), soitosta tulee ilmaisuvoimaista ja jousen 
paikan tarkkailun motivaationa ei ole vain se, että opettajan mielestä jousen pitää mennä 
suoraan tietyllä etäisyydellä tallasta. 
 
Soittimenhallinnan edistyminen on edellytys mielekkäälle ja mukavalle soittoharrastuk-
selle, ja hyvässä alkeiskappaleessa harjoitellaan jotakin teknistä asiaa. Kappaleen on 
hyvä olla riittävän helppo, jotta ilmaisuun tarvittavat motoriset haasteet ovat voitettavissa 
ennen turhautumista. Harjoiteltavia asioita ei tulisi olla kovin montaa päällekkäin. Silloin 
kappaleen opettelu ei tunnu täysin mahdottomalta, kestä liian kauaa tai tee samalla mu-
sisoimista vaikeaksi (Szilvay 2000, 87). Esimerkiksi Colourstrings-metodissa kirjat E ja 
F (Szilvay, 2009) keskittyvät vasemman käden tekniikkaan, kun taas näiden kanssa rin-
nakkaiseksi tarkoitetussa Yellow Pages – kirjassa (Szilvay, 2010) kappaleet ovat vasem-
malle kädelle helppoja, jotta huomion voi siirtää jousitekniikkaan (Szilvay 2008, liite 1). 
 
Seuraavaksi otan esiin muutamia soittoteknisiä osa-alueita, joiden opettelu on alkuvai-
heessa tärkeää. Viittaan paljon Géza Szilvayn Colourstrings-materiaaliin, ja omaan ajat-
teluuni on vaikuttanut myös materiaalin alttoviuluversion tekijä Pirkko Simojoen opetus. 
Kyseisiä teknisiä asioita voidaan harjoitella luvuissa 3 ja 4 ehdotettujen sovitusten tai 
harjoitusten avulla. 1900-luvun alun säveltäjien viulukappaleet ovat vaikeita, eikä alkeis-
kappaleita juurikaan löydy. Yksinkertaistetut sovitukset saattavat kuitenkin olla erityisen 
palkitsevaa alkeisohjelmistoa, jossa päästään harjoittelemaan erilaisia sävyjä ja efektejä. 
Tarpeeksi helpoilla sovituksilla pienikin oppilas saa osallistua ”ihan oikealta” kuulosta-
vaan lopputulokseen, johon saatetaan päästä helpommin 1900-luvun musiikin kuin van-
han musiikin parissa. Esimerkiksi impressionistiset sul tasto – sävyt tai huiluäänet voi-
daan oppia nopeammin kuin barokin tai klassismin artikulaatioiden vaatima jousitek-




2.4.1 Vasemman käden pizzicato 
 
Vasemman käden pizzicato on Colourstrings-menetelmässä oleellinen osa aivan soit-
tonoppimisen alkuvaihetta, mutta useissa yleisesti käytössä olevissa viulukouluissa sitä 
harjoitellaan vasta hyvin myöhäisessä vaiheessa, jos ollenkaan. Vasemman käden piz-
zicatojen harjoittelusta on suuri hyöty vasemman käden asennon vakiintumisessa sekä 
sormien eriytymisessä. Erityisesti neljännen sormen pizzicatot kääntävät kämmentä oi-
keaan soittoasentoon otelautaa kohti (Szilvay 2000, 91). Myös kielenvaihtoja ja kyy-
närohjausta voi harjoitella samassa yhteydessä (Szilvay 2000, 91). Colourstrings-meto-
din Viulu ABC- ja Viola ABC -kirjoissa opetetaan aluksi soittamaan kaikki vasemman 
käden pizzicatot siten, että G- tai altossa C-kieltä soitetaan ensimmäisellä, D- tai G-kieltä 
toisella, A- tai D-kieltä kolmannella ja E- tai A-kieltä neljännellä sormella (Szilvay 2008, 
4). Tämä vakiinnuttaa vasemman käden asennon luonnolliseksi. Myöhemmin vasenta 
kättä voi muokata päinvastaisilla sormituksilla: neljäs sormi G-kielelle, kolmas D-kielelle 
ja niin edelleen. 
 
Eri sormien käyttö vasemman käden pizzicatoissa harjoittaa sormien itsenäistymistä il-
man intonaatiovaikeuksia. Kun sormia sitten aletaan painaa kielelle ja kuuntelun tulee 
olla pääasia, sormissa on jo voimaa ja nopeutta ja kunkin sormen käskytys erikseen 
onnistuu. Vasemman käden pizzicatojen avulla voidaan myös liikkua koko otelaudalla 
(Szilvay 2000, 93) jälleen ilman huolta intonaatiosta. Näin oppilas ei jää ensimmäiseen 
asemaan moneksi vuodeksi, vaan otelauta on tuttu joka puolelta ja asemanvaihdoille on 
luotu varhain jonkinlainen pohja. Vasemman käden pizzicatojen soittaminen on myös 
helpompaa suunnilleen kolmannen tai neljännen aseman kohdalla kuin ensimmäisessä 
asemassa, jossa kielet ovat matalalla ja lähinnä toisiaan (Szilvay 2008, 9). 
 
Vasemman käden pizzicatoja voidaan harjoitella missä tahansa vapaakielikappaleessa 
tai kappaleen vapaakielikohdassa. Yhdeksi ensimmäisistä harjoituksista sopii myös lu-
vun 4.1 kappale, jonka voi soittaa kokonaan vasemman käden pizzicatoilla (ks. Kuvio 4. 
s. 25)  
 
2.4.2 Vapaiden kielien soittaminen jousella 
 
Jousikäden soittoasento on alkuvaiheen ehkä haastavin opittava asia, ja aluksi soitetaan 
paljon kappaleita, joissa esiintyy vain vapaita kieliä. Uusien ja mielenkiintoisten vapaa-
kielikappaleiden säveltämiselle ja sovittamiselle on paljon tilausta. Etenkin, jos aloittelija 
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on hieman vanhempi lapsi tai aikuinen, on oppilaan musikaalisuuden ja potentiaalin ali-
arvioimista, jos aluksi soitetaan lähinnä ohjelmistoa, jossa ei ole säestystä, melodiaa 
eikä harmoniaa ja jossa on sanoituksena yksinkertainen lause. Mielestäni onnistunut 
esimerkki soittotunneille käyttökelpoisesta vapaakieliharjoituksesta on K. A. Fortunato-
vin viulukoulun (2009) ensimmäinen kappale Orava. Oppilaan stemmassa on vain kol-
mea vapaata kieltä; opettajan viulusäestysstemma on katkelma Nikolai Rimski-Korsako-
vin (1844–1908) oopperasta Tsaari Saltanin tarina. Oppilas pääsee jo aivan alussa 
omilla taidoillaan osallistumaan musiikkiin, jota voisi kuulla vaikkapa oopperassa ja johon 
liittyy tarina. 
 
Jousen pitämistä ja vetämistä harjoitellaan aluksi siten, että opettaja pitää ja ohjaa oppi-
laan otetta. Jousiotetta ei jatkuvasti selitetä varsinkaan pienelle lapselle, vaan opettaja 
ja vanhemmat muokkaavat lapsen jousikättä, kunnes lapsi oppii asennot ja jousenvedot. 
(Szilvay 2000, 92.) Galamianin mukaan jousikäden asento ei ole muuttumaton, mutta 
aloittelijoille on hyvä opettaa käden luonnollinen asento, jossa sormien rentous päästää 
jousen asettumaan kielille. Luonnollisessa asennossa etusormi ja peukalo muodostavat 
ympyrän, joka hieman avautuu, kun jousi otetaan käteen. (Galamian 1990, 44.) Alkuvai-
heessa haastavinta on peukalon asettelu. Esimerkiksi Suzuki-menetelmässä jousikäden 
peukalo asetellaan ensin frossin alle, jotta peukalo on helpompi pitää pyöreänä ja jous-
tavana.  
 
Oppilasta kannattaa rohkaista alusta asti kuuntelemaan äänen sointia, resonanssia ja 
kauneutta. Vapaakielikappaleissa vasemman käden sormet eivät vaadi kaikkea keskit-
tymistä, joten kauniista, suorista jousenvedoista voidaan pitää huolta. Opettajan on huo-
lehdittava, että sekä soittaessaan itse että ohjatessaan oppilaan jousta hän tuottaa kau-
niisti ja täydesti soivia ääniä, jotta lapsi ei totu soittamaan kurjalla äänellä, josta hän ei 
pidä. Galamianin mukaan aktiivinen oman äänen kuuntelu on edellytys itsenäiselle har-




Viulumetodeista Colourstrings on ensimmäinen, jossa huiluääniä käytetään systemaat-
tisesti jo aivan alkuvaiheessa (Szilvay 2008, 2). Huiluäänet ovat ensimmäinen tapa yh-
distää vasemman ja oikean käden liikkeet (Szilvay 2000, 97) ilman, että oikeita sävel-
korkeuksia täytyy etsiä painamalla sormia pohjaan otelaudalle. Toisaalta huiluäänet ei-
vät soi ollenkaan, jos sormi ei ole juuri oikeassa kohdassa, joten huiluäänien harjoittelu 
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kehittää intonaatiota ja sen hienovaraista korjausta ilman epäpuhtaita ääniä ja puristusta. 
Myös sormien asento kielellä löydetään ilman puristusta (Szilvay 2008, 30). Huiluääniä, 
kuten vasemman käden pizzicatoja, voi harjoitella joka puolella otelaudalla (Szilvay 
2000, 93). Helpointa on aloittaa kunkin kielen oktaavihuiluäänistä (Szilvay 2000, 97). 
Vasemman käden tekniikan hyötyjen lisäksi huiluäänten soitto vaatii ja kehittää jousen 
oikeaa nopeutta ja painetta. 
 
Luvun 4.1 harjoitus on aivan alkuun sopiva kappale, jossa soitetaan yhtä huiluääntä ja 
muutama vasemman käden pizzicato. Kappaleesta on sovitus, jossa vasta aloittanut op-
pilas pääsee soittamaan yhdessä koko alttoviululuokan kanssa. Luvussa 3 esitellyistä 
kappaleista hauska huiluääni- ja yhteissoittoharjoitus on sovitus Eläinten karnevaalin 
osasta Pitkäkorvaiset henkilöt, jossa toinen stemma soittaa vain huiluääniosuudet (ks. 





Kun oppilas oppii soittamaan kaikilla sormilla, opitaan vähitellen erilaiset sormiryhmitte-
lyt. Mikäli sormien opettelu aloitetaan ykkössormesta, kuten useimmissa koulukunnissa, 
sormiryhmittelyjen opetus aloitetaan jo kakkossormen kohdalla: jos ykkössormesta kak-
kossormeen on kokosävelaskel, sormet eivät ole aivan vierekkäin. Ensimmäisenä opi-
taan useimmiten vapaasta kielestä alkava duuriasteikko, jonka yhteydessä voidaan pu-
hua esimerkiksi pienistä ja isoista portaista pienten ja suurten sävelaskeleiden hahmot-
tamiseksi. Vapaasta kielestä alkavalla duuriasteikolla voidaan soittaa jo monia tutunkuu-
loisia pieniä melodioita. Lisäksi tämä ryhmittely on kädelle luonnollisin asento: vierekkäin 
ovat kakkos- ja kolmossormi, jotka kädessä kiinnittyvät toisiinsa pidemmältä matkalta 
kuin muut sormiparit. 
 
Molliasteikon lisäksi ensimmäisellä ryhmittelyllä oppilas pärjää melko pitkälle, erityisesti 
niin kauan kuin pysytään ensimmäisessä asemassa, duuri-molli-tonaalisessa musiikissa 
ja sävellajeissa, joissa on vain vähän etumerkkejä. Kun nämä ryhmittelyt sujuvat ensim-
mäisessä asemassa, on kuitenkin hyvä tulla tutuksi muidenkin ryhmittelyjen kanssa. 
Hauskojen harjoitusten ja riittävän helppojen kappaleiden avulla ryhmittelyjä kannattaa 
harjoitella myös järjestelmällisesti eikä ainoastaan siten, että kappaleisiin yhtäkkiä ilmes-
tyy korkeita kolmossormia ja matalia ykkössormia, jotka sekoittavat käden asennon ja 
koko intonaation sen lisäksi, että uusia sävellajeja ja intervalleja on hankala lukea. Kun 
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sormiryhmittelyjä opetellaan erikseen, ensimmäinen asema ja myöhemmin muut asemat 
tulevat joka puolelta tutuiksi ja eri sävellajeissa meneviin kappaleisiin voidaan tarttua 
nopeammin. 
 
George Bornoff esittelee kirjassaan Finger Patterns for Violin (1948) neljä ryhmittelyä, 
joissa sormien välillä on aina vain yksi puolisävelaskel, sekä kokosävelasteikkoasennon. 
Lisäksi vihkossa on runsaasti näitä koskevia sormiharjoituksia. Esimerkiksi Tibor Vargan 
sormiharjoituksista otetaan lisäksi huomioon asettelut, joissa puolisävelaskeleita voi olla 
kahdessa tai kolmessa välissä. Ajattelen, että erityisesti lasten opettamisessa sormiryh-
mittelyjen opettelu vaatii mielenkiintoisen ja tarpeeksi helpon kappaleen, jossa isot ja 
pienet portaat eri väleissä eivät ole vain sääntöjä. Intervallien tulee sen sijaan olla tärkeä 
osa kappaleen melodiaa ja harmoniaa, jotka luovat tietyn tunnelman. 
 
Pelle Pelikaani etsii aarretta (2004) ja Pelle Pelikaani lähtee merille (2006) ovat Tiina 
Kaukisen säveltämät kokoelmat, joista on saatavilla sekä viulu- että alttoviuluversiot. Ko-
koelmista löytyy värikkäitä ja erityylisiä ohjelmallisia kappaleita, joita varsinkaan alttoviu-
listeille ei ole liikaa. Kappaleista löytyy harjoituksia myös harvinaisempia sormiryhmitte-
lyjä varten. Esimerkiksi vihkosta Pelle Pelikaani lähtee merille löytyy kappale Salakirjoi-
tus. Salaperäisen tunnelman luovat paitsi pianon rinnakkaiset, avoimet kvintit, myös soo-
lostemma, jossa on välillä kromatiikkaa, välillä vaikkapa peräkkäisiä suuria terssejä. 
Kappale on hyvä esimerkki siitä, kuinka teknisen asian opettelu yhdistetään elävään mu-
siikkiin. Pedagogina kaipaan kuitenkin vielä yksinkertaisempia kappaleita, joissa on 
säestys ja musiikillista sisältöä mutta joissa voi rauhassa harjoitella vain yhtä uutta asiaa, 
esimerkiksi yhtä uutta sormiryhmittelyä kerrallaan. 
 
Luvun 3 ohjelmistosta eri sormiryhmittelyjä voi harjoitella esimerkiksi Károlyin duossa 
Tritonus (Károlyi 1977), edellä mainitun Pitkäkorvaiset henkilöt – sovituksen toisessa 
stemmassa (ks. luku 3.3, s. 20), Bartókin laulussa Stranger’s Song (Fortunatov 2009, 
44) ja Shostakovitsin Marssissa (Fortunatov 2009, 51). Erich ja Elma Dofleinin saksalai-
sen viulukoulun 2-vihkon (Das Geigen-Schulwerk, Heft 2, 1979) luvussa 10 sormiaset-
teluharjoitus nro 2 mukailee Paul Hindemithin (1895–1963) tekstiä. Luvun 4.2 sävellyk-







3 1900-luvun alun musiikkia viulu- ja alttoviulukouluissa sekä alkeisoh-
jelmistovihkoissa 
 
3.1 Kappaleiden haku kirjastoista ja Ostinatosta 
 
Kävin läpi mahdollisimman kattavasti Taideyliopiston Sibelius-Akatemian ja Helsingin 
Konservatorion kirjastojen sekä nuottikauppa Ostinaton tarjonnan viulun- ja alttoviulun-
soiton alkeismateriaaleista. Esittelen tässä luvussa esimerkit, joita löysin 1900-luvun 
alun eurooppalaisen taidemusiikin säveltäjien tuotannosta. Etsin ensisijaisesti aivan yk-
sinkertaisimpia kappaleita, joissa vasta opetellaan vähitellen vasemman käden sormia, 
mutta otin huomioon kaiken, mitä löysin ensimmäisen aseman puitteissa. Haussa on 
voinut jäädä huomaamatta hyviä kappaleita, mutta löytämäni materiaalit ovat arvio siitä, 
mitä ja kuinka paljon soitonopettajan on helppo löytää, jos hän etsii musiikkia edellä mai-
nituin kriteerein. Olen listannut mainitsemani nuottimateriaalit lähdeluettelon alla olevaan 
aineistoluetteloon. 
 
Kirjastohaussa hyödynsin Arsca-tietokantaa, mutta vihkojen ja kokoelmien nimistä, asia-
sanoista ja tiedoista ei usein selviä, sisältävätkö ne jonkun 1900-luvun alussa sävelletyn 
kappaleen. Haku oli siis tehtävä selailemalla vihkoja hyllyjen välissä. Myös Ostinatossa 
oli etsittävä kappaleita paikan päällä, koska henkilökunnalta ei ollut saatavissa kattavia 
listoja. Merkitsin ylös löytämäni kappaleet, ja kirjastosta myös lainasin potentiaalisia ko-
koelmia ja testasin kappaleita kotona.  
 
Kävin läpi paikalla olleet niteet Konservatorion kirjaston osastoilta 78.71 VIULU kokoel-
mat, 78.7107 VIULU koulut, 78.713 VIULU 2 tai useampia, VIULU käsikirjasto, 78.72 
ALTTOVIULU kokoelmat, 78.7207 ALTTOVIULU koulut, 78.721 ALTTOVIULU etydit, 
harj., 78.723 ALTTOVIULU 2 tai useampia ja ALTTOVIULU käsikirjasto sekä Sibelius-
Akatemian kirjaston osastoilta Ba 1 Viulukoulut, Ba 1.6 Lasten kappaleet ja muu helppo 
ohjelmisto, Bd 2 viulua, Bc 2 Viulu ja kosketinsoitin – Viulukokoelmat, Bc8 Sovitukset 
viululle ja pianolle, B II a 1 Alttoviulukoulut, B II d, e 2 tai useampi alttoviulu ja Käsikirjas-
ton Viulukouluja ja Alttoviulukouluja.  
 
Ostinaton valikoimasta löytyy vain niitä opuksia, joita ostetaan ja käytetään nykyään jat-
kuvasti, mutta toisaalta joitakin uutuuksia, jotka eivät ole ehtineet kirjastoihin. Kirjastossa 
taas on saatavilla vanhojakin viulukouluja. Suurin osa kokoelmien sisältämistä alkeis-
kappaleista edustaa lastenlauluja, kansanmusiikkia tai helppoja tai yksinkertaistettuja 
barokin, klassismin tai romantiikan ajan kappaleita tai etydejä. Uusimmista viulukouluista 
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löytyy helppoja esimerkkejä muun muassa espanjalaisesta ja afrikkalaisesta rytmimusii-
kista. Viimeistään perustaso 3:sta eteenpäin erityisesti viululle on saatavilla kokonaisia 
kokoelmia klezmeristä irlantilaiseen kansanmusiikkiin ja Abbasta tangoihin. Ohitin siis 
haussani lähes kaiken saatavilla olevan materiaalin, mutta löysin kuitenkin joistakin ko-
koelmista ja kouluista satunnaisia esimerkkejä 1900-luvun ensimmäisten vuosikymme-
nien länsimaisesta taidemusiikista.  
 
Karsin pois suunnilleen ennen vuotta 1900 ja suunnilleen vuosisadan puolesta välistä 
eteenpäin sävelletyn musiikin. Tarkkaa aikarajausta en pyrkinyt tekemään, vaan poimin 
romantiikan jälkeistä musiikkia, joka perustuu kuitenkin vielä pääsääntöisesti kolmisoin-
tuihin eikä ole irtaantunut melodioista ja tahtilajeista. Rajaus on hyvin vaikea määritellä 
tieteellisen tarkasti, koska 1900-luvun alussa länsimainen taidemusiikki alkoi kehittyä eri 
puolilla yhtä aikaa moneen eri suuntaan. Toisaalta rajaaminen oli helppoa, koska kysei-
seltä aikakaudelta löytyy melko vähän kenenkään säveltäjän minkäänlaista musiikkia.  
 
Kolmanneksi rajaus on itseoikeutetusti subjektiivinen: olen etsinyt musiikkia, josta pidän 
itse paljon ja jonka uskon tuovan iloa, elämyksiä ja syvyyttä oppilaideni ja heidän yleisö-
jensä elämään. Nostan seuraavassa esiin löytämistäni materiaaleista erityisesti niitä 
kappaleita, joista uskon oppilaidenkin pitävän. Hyviä ovat varsinkin sellaiset kappaleet, 
joiden avulla oppilasta voi johdatella sisään kulloisenkin säveltäjän tai tyylin maailmaan. 
Pienten kappaleiden soittamisen ohessa on silloin luontevaa kuunnella säveltäjän muuta 
musiikkia – mahdollisesti juuri sitä teosta, josta sovitus on tehty. Monissa hyvissä löy-
döissä innostavaan musiikkiin yhdistyy jokin musiikillinen tai tekninen uusi opeteltava 
asia, joka vie oppilasta eteenpäin soitonoppimisessa. Esittelen löytöni säveltäjän koti-
maan mukaan luokiteltuna. 
 
3.2 Unkarilaiset ja venäläiset sävellykset 
 
Eniten etsimääni materiaalia löytyi venäläisiltä ja unkarilaisilta säveltäjiltä. Molemmista 
maista on kotoisin säveltäjiä, jotka ovat kirjoittaneet paljon musiikkia erityisesti pedago-
gisiin tarkoituksiin. Kappaleet ammentavat usein vaikutteita itäeurooppalaisesta kansan-
musiikista ja tuovat siten ohjelmistoon piristäviä harmonioita ja rytmiikkaa, jotka eroavat 
sekä länsieurooppalaisesta kansanmusiikista että romantiikan ajan estetiikasta. Samalla 
säveltäjät ovat yhdistäneet tuttuja lastenlauluja omaan musiikkityyliinsä ja harmo-
nioihinsa. Esimerkiksi Béla Bartók on kirjoittanut lasten- ja kansanlauluihin perustuvia 
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kappaleita, joiden avulla hän on pyrkinyt tutustuttamaan lapsia aikansa musiikkiin (Car-
penter 2015). Kappaleissa esiintyy muun muassa modaalisiin ja pentatonisiin asteikkoi-
hin perustuvia melodioita ja harmonioita, joiden Bartók toivoi totuttavan lapsia uuteen 
musiikkiin (Carpenter 2015).  
 
Bartók kirjoittaa, että kansanmusiikki oli yksi 1900-luvun alun tärkeimmistä vaikuttajista, 
joka avasi uusia mahdollisuuksia romantiikkaan kyllästyneille vuosisadan vaihteessa. 
Itäeurooppalaisen ja arabialaisvaikutteisen kansanmusiikin löytäminen tarjosi uudenlai-
sia soinnutusmahdollisuuksia, esimerkiksi pentatonisten melodioiden septimien ja kvart-
tien käytön päällekkäin soinnuissa, siinä missä länsimaiset kansanlaulumelodiat perus-
tuivat lähinnä toonika- ja dominanttikolmisoinnuille. Unkarilaiset säveltäjät keräsivät suu-
ret määrät kansanmusiikkia kiertämällä maaseuduilla. Bartók arvelee espanjalaisesta 
Manuel de Fallasta (1876–1946) ja erityisesti venäläisestä Igor Stravinskista (1882–
1971), etteivät hekään saaneet musiikkiinsa kansanmusiikkivaikutteita ainoastaan ”kir-
joista ja museoista”. Unkarilaista ja venäläistä 1900-luvun alkupuolen musiikkia yhdistää 
monen säveltäjän kohdalla itäeurooppalaisen kansanmusiikin lainaaminen tai ainakin 
sen piirteet. (Bartók 1931/1998, 168–170.)  
 
Esimerkiksi useissa Bartókin pianokokoelman For Children kappaleissa soinnutus poh-
jautuu melodioiden intervalleihin, kuten sekunteihin, kvartteihin ja septimeihin länsimai-
seen korvaan tuttujen terssien ja kvinttien sijaan (Carpenter 2015). Laajoista pedagogi-
sista pianokappalekokoelmista For Children ja Mikrokosmos ei tullut vastaan viulu- tai 
alttosovituksia, mutta sovitukset olisivat varmasti tervetulleita kamarimusiikkikappaleita 
pienten pianistien kanssa. Sen sijaan Bartókilta löytyy 44 viuluduoa, joista on myös alt-
toviuluversiot sekä trioja kolmelle viululle (Bártok 1971, 1992, 1995, 2005). Lisäksi 
Bartókin sävellyksiä on monissa kokoelmissa, muun muassa Dofleinien viulukoulun 1-
vihkossa (Das Geigen-Schulwerk, Heft 1, 1979) numerot 17 ja 199 sekä 2-vihkossa (Das 
Geigen-Schulwerk, Heft 2, 1979) numerot 43, 44, 56, 122 ja 147. 
 
Bartókin tyyliä jatkavat myös hieman myöhäisemmät, 1930-luvulla syntyneiden István 
Lorándin ja Pal Károlyin sekä 1950-luvulla syntyneen Attila Reményin viuluduot. Lorán-
din Kahdeksasta viuluduosta (1983) erityisen käyttökelpoinen ja helppo on hidas ja kau-
nis numero 4. Reményin duoissa (1983) päästään harjoittelemaan vaihtuvia tahtilajeja 
yksinkertaisissa kappaleissa. Károlyin värikkäissä duoissa (1977) on lisäksi pianosäes-
tys. Ensimmäisessä opetellaan erilaisia sävyjä, spiccatoa vapailla kielillä sekä huiluää-
niä. Toisessa haasteina ovat legato ja dynamiikan vaihtelut pianissimosta fortissimoon. 
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Kolmannessa duossa Tritonus tarvitaan kokosävelasteikon sormiryhmittelyä, jota harjoi-
tellaan yksinkertaisesti yhdellä kielellä ensimmäisessä asemassa. Viulujen kaanonista 
ja pianosäestyksestä syntyy kauniita harmonioita. 
 
Venäläinen K. A. Fortunatovin viulukoulu Violinist’s First Lessons, The 1st and 2nd years 
studying (2009) sisältää runsaasti muun muassa Dmitri Kabalevskin, Anatoli Komarovs-
kin (1909–1955), Natalya Baklanovan (1902–1985), Aleksei Yanshinovin (1871–1943) 
ja Dmitri Shostakovitsin (1906–1975) pedagogisia sävellyksiä. Suomenkielisistä materi-
aaleista ainakin Anna-Maija Usman Viuluniekka-vihkoista (2002) löytyy useita kokoel-
man kappaleita: esimerkiksi Baklanovan Etydi (Viuluniekka 1:ssä nimellä Kävelyllä, For-
tunatov 2009, 13) ja Potolovskin Metsästäjä (Fortunatov 2009, 19). Ainakin Komarovs-
kin, Kabalevskin ja Baklanovan sävellyksiä sisältävät myös Rodionovin viulukoulut 
(1981), joita on saatavana kirjastosta vain venäjäksi. 
 
Monet Fortunatovin kokoelman 1900-luvun alussa sävelletyistä kappaleista ovat säes-
tyksettömiä, edellisen vuosisadan viuluetydeihin valmistavia harjoituksia, mutta useissa 
säestyksellisissä kappaleissa venäläisten säveltäjien tyyli pääsee esiin. Mielenkiintoisim-
pia löytöjä ovat muun muassa Shostakovitsin Marssi (Fortunatov 2009, 51) ja Stravinskin 
Allegro pianosarjasta Five Fingers (Fortunatov 2009, 68). Molemmissa esimerkeissä sä-
veltäjä on tunnistettavissa kappaleesta, ja molempien soittamisen yhteydessä voidaan 
kuunnella samantyylisiä eläviä esimerkkejä Shostakovitsin ja Stravinskin tuotannosta. 
 
Lisää Shostakovitsia on viululle ja pianolle sovitetussa kahdeksan kappaleen kokoel-
massa Albumstücke (1967), jonka kolme ensimmäistä osaa liikkuvat ensimmäisessä 
asemassa. Prokofjevin musiikkia löysin alttoviululle kolmesta ohjelmistovihkosta: Marssi 
pianokappalekokoelmasta Lasten musiikkia vihkosta First Repertoire for Viola, Book 
Three (Wilkinson & Hart 1992), Troika vihkosta Abracadabra Viola Book 1 (Davey & 
Hussey 2002) ja sovitus teoksesta Phantasm Livingston Gearhartin kokoamasta, sovit-
tamasta ja osittain säveltämästä duovihkosta Duet Sessions – Music for Two in many 
combinations of treble clef instruments (1964). Kokoelmassa Viola Music for Beginners 







3.3 Ranskalaiset sävellykset 
 
Ranskalaisista 1900-luvun alun säveltäjistä eniten osumia kerää Erik Satie (1866–1925). 
Helppoja viuluduoja löytyy Satien kokoelmista Petit trilogie ja Exercises, Choral et Dan-
ses (2011). Soitimme opettajakollegani kanssa kokeeksi kokoelman Petit trilogie duot. 
Kaikki kappaleet ovat toimivia ja soitettavissa ensimmäisestä asemasta. Viivastojen vä-
liin on kirjoitettu kappaleisiin liittyvää tarinaa, jonka voisi kääntää ranskasta suomeksi. 
Exercises, Choral et Danses sisältää hieman haastavampia duoja. Alttoviululle löytyy 
Wolfgang Birtelin sovitus teoksesta Gymnopédie no. 1. Kathy ja David Blackwellin koko-
elma Solo Time for Violin 1 (2015) sisältää yhden Satien kappaleen, jossa tosin käydään 
ensimmäisen aseman yläpuolella. 
 
Gearhartin duovihko Duet Sessions – Music for Two in many combinations of treble clef 
instruments (1964) sisältää kappaleen Fanfare pour Reveiller Le Bon Gros Roi Des Sin-
ges, jonka yhteyteen on kirjoitettu kahden rivin esipuhe: toisaalta kerrotaan, että tässä 
on yksi musiikillinen vitsi, josta Satie oli kuuluisa, toisaalta jätetään auki kysymys siitä, 
oliko Satie sittenkin tosissaan vai pyrkikö hän ehkä kappaleillaan johonkin ihan muuhun. 
Olisi mielenkiintoista kokeilla, miten lapset reagoivat Satien musiikkiin ja sen huumoriin. 
Jos Clementin Sonatiini op. 36 nro 1 olisi tuttu, minkä ikäisiä lapsia huvittaisi Satien pa-
rodia Byrokraattinen sonatiini? 
 
Alttoviulukokoelmassa Time Pieces for Viola (Bass & Harris 2002) vuosiluvut lukevat 
suurella fontilla kunkin kappaleen otsikon edessä ja havainnollistavat länsimaisen musii-
kin vuosisatojen kulkua. Vuoden 1917 kohdalla on Ravelin Menuetti alun perin pianolle 
sävelletystä sarjasta Couperinin hauta (ks. s. 8).  
 
Fortunatovin viulukoulussa Violinist’s first lessons, 1st and 2nd year studying (2009) on 
kaksi Arthur Honeggerin (1892–1955) kappaletta. Pienen sarjan Andantinon (Fortunatov 
2009, 65) koukku on g-molliin ilmestyvä välijakso, jossa vuorottelevat d- ja e-mollisoin-
nut. Kappaleen muoto on helppo hahmottaa ja säestys on yksinkertainen. Lisäksi muun-
nossointuja on vain vähän ja ne toistuvat, joten oppilaan on mahdollista hahmottaa kap-
paleen harmoniat. Kun oppilas oppii kuulemaan harmonian muutoksen välijaksossa, hä-
nen on myös helpompi muistaa ja kiinnostua välijakson palautusmerkeistä. Säestys on 
helppo, joten opettaja voi soittaa tunnilla aina mukana. Toinen Honeggerin kappale on 
liikkuva Duetto (Fortunatov 2009, 135) samasta sarjasta. 
7
8
 – tahtilajia opetellaan tanssil-
lisen yhteissoittokappaleen avulla. 
20 
  
Sovitukset ainoastaan ranskalaiselle musiikille omistetussa kokoelmassa Esprit Francais 
(Hywell 2011) ovat itsessään alkeisopetukseen liian haastavia, mutta monet teoksista 
ovat helposti sovellettavissa. Joko pianosäestyksestä tai viulustemmasta voi esimerkiksi 
poimia yksinkertaisen kolmannen stemman, jota aloitteleva viulisti voi soittaa pianistin ja 
opettajan tai edistyneemmän oppilaan kanssa. Kokoelma sisältää muun muassa Faurén, 
Camille Saint-Saënsin (1835–1921), Darius Milhaud’n (1892–1974), Poulencin ja De-
bussyn musiikkia. Milhaud’lta ja Poulencilta löytyvät kappaleet, jotka ovat myös sellaise-
naan melko yksinkertaiset. Lyhyistä Poulencin pianokappalesarjojen osista ei löytynyt 
valmiita sovituksia, mutta niitä voisi kirjoittaa esimerkiksi Ranskalaisen sarjan 2. osasta 
Pavane viulu-, altto- tai jousiyhtyeelle mahdollisesti pianosäestyksellä. 
 
Myös Saint-Saëns ehti elää 1900-luvun puolella ja nähdä suuria muutoksia ja juuri ja 
juuri Les Six Ranskan musiikkielämässä. Saint-Saëns halusi olla vakava säveltäjä 
(Stevenson 2015), mutta Eläinten karnevaalista (1886) löytyy kuitenkin sekä huumoria 
että hyvä huiluääni- ja sormiryhmittelyharjoitus osasta Pitkäkorvaiset henkilöt. Kappa-
leesta on sovitus saksalaisessa viulukoulussa Die fröhliche Violine (Bruce-Weber 1996, 
136). Viuluduossa soittajat vuorottelevat soittaen kumpikin 4-viivaisen e-huiluäänen ja 
kromaattisen kommentin g-kieleltä. Luonnollisten huiluäänien ja ahtaimman sormiryhmit-
telyn opetteluun sopii kuitenkin hyvin duoversio, joissa toinen soittaa kaikki huiluäänet 
eli vain yhtä ääntä ja toinen kaikki g-kielen osuudet. Saman voi helposti sovittaa kahdelle 
alttoviululle kvinttiä alemmas. Kappaleen suurin haaste, anti ja hauskuus ovat tällöin ka-
marimusiikilliset taidot ja laskeminen. Eläinten karnevaalin osasta Elefantti löytyy altto-
sovitus vihkosta First Repertoire for Viola, Book Three (Wilkinson & Hart 1992). Pitkä-
korvaisten henkilöiden tai Elefantin soittaminen motivoi oppilasta erityisesti, jos koko 
Eläinten karnevaali on kuunneltu yhdessä tunnilla tai konsertissa. 
 
3.4 Muita eurooppalaisia löytöjä 
 
Dofleinien koulun vihkoista 1 ja 2 (Das Geigen-Schulwerk, Heft 1 ja Heft 2, 1979) sekä 
vihkosta The Doflein Method, Volume I (1957) löytyy useita Hindemithin sävellyksiä: pie-
niä sormiharjoituksia, lyhyitä soolokappaleita ja duoja. 1-vihkossa luvun 12 ensimmäinen 
kappale on opettajan ja oppilaan duetto, jossa oppilas tutustuu ensimmäisiin synkoop-
peihin. 2-vihkossa numerot 65, 68, 81, 82, 97, 140, 148 ja 149 ovat Hindemithin sävel-
lyksiä, joista kaikki paitsi nro 68 ovat viuluduoja. Kappaleen 65 alastemma on loistava 
ensimmäiseksi kaksoisäänikappaleeksi: äänet ovat helpot ja toisena äänenä soi koko 
ajan vapaa kieli. Kappaleessa 97 harjoitellaan pisteellistä rytmiä yhden jousen sisällä ja 
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149:ssä ensimmäisiä portato-jousia. Dofleinien kouluja tuskin käytetään nykyään kan-
nesta kanteen, koska esimerkiksi vihko 2 on painettu ensimmäisen kerran vuonna 1932. 
Hindemith on kuitenkin alttoviulisteille yksi keskeisimpiä säveltäjiä, joten edellä mainittuja 
kappaleita voisi hyvin kirjoittaa alttoavaimelle.  
 
Altolle kvinttiä alemmas voisi sovittaa myös Fortunatovin koulusta löytyvän pianosäes-
tyksellisen Marssin (Fortunatov 2009, 54) sarjasta We Are Building the City. Hindemithin 
alttoviulumaailmaan voidaan soittotunnilla kurkistaa kuuntelemalla esimerkiksi kaunis ja 
improvisatorinen toinen osa Soolosonaatista op. 11 nro 5. Vauhdikas ja hurja esimerkki 
puolestaan on Sonaatin op. 25 nro 4 finaali. Lasten kanssa voidaan kiinnittää huomiota 
esimerkiksi toistuvaan rallatusmaiseen teemaan tai pianistin ja altistin hippaleikkiin, 
jossa toinen on aina toista edellä ja toinen ottaa kiinni. 
 
Kokoelmassa Time Pieces for Viola (Bass & Harris 2002) on tšekkiläisen säveltäjän Bo-
huslav Martinun (1890–1954) Pierrot´s Serenade pianokappalekokoelmasta Puppets II 
vuodelta 1912. Espanjaa ja Manuel de Fallaa edustaa Gearhartin sovitus kappaleesta 
Fanfare for a Celebration (Gearhart 1964). Kappale on melko haastava, joskin soitetta-
vissa ensimmäisestä asemasta, mutta hieman vanhempien oppilaiden kanssa tätä kap-
paletta voi käyttää ensimmäisenä esimerkkinä kaksi vastaan kolme -rytmiikasta. Gear-
hartin kokoelmassa Duet Sessions – Music for Two in many combinations of treble clef 
instruments (1964) ammatillisesti mielenkiintoinen löytö on myös erityylisiä duoja sisäl-
tävä luku, jonka kappaleissa stemmat kulkevat ensimmäisessä kappaleessa sekunnin, 
seuraavassa terssin, kolmannessa kvartin välein ja niin edelleen. Kappaleet tosin edel-
lyttävät suunnilleen perustasoa 2 lukuun ottamatta sivulla 53 olevaa kvinttikappaletta, 
jonka pariäänet voisi soittaa eri stemmoina.  
 
4 Kaksi uutta kappaletta 
 
Tässä luvussa esittelen kaksi omaa kappalettani, jotka voivat toimia oheismateriaalina 
soittotunneilla, joilla tutustutaan viime vuosisadan alun ranskalaiseen musiikkiin. Kappa-
leiden avulla oppilaat saavat osallistua kuunneltavan musiikin maailmaan soittamalla 





4.1 Satie, Ravel ja helppo huiluääniharjoitus 
 
Ensimmäinen sävellys on ennen kaikkea helppo ja sopii jo aivan alkuvaiheeseen. Kap-
paleessa voidaan harjoitella huiluääniä ja vasemman käden pizzicatoja. 
 
 
Kuvio 1. Viuluversio ensimmäisestä harjoituksesta. 
 
Testasin kappaleen neljän oppilaani kanssa kunkin omalla tunnilla. Kaikki heistä soitta-
vat viulua joko ensimmäistä tai toista vuotta ja pystyivät soittamaan kappaleen pianon 
kanssa saman tien korvakuulolta ja sanallisten ohjeiden perusteella: äitikielellä soitetaan 
kaksi kertaa ”talvi on tullut”, seuraavaksi odotetaan, kunnes näytän isäkielen vasemman 
käden pizzicatot, ja sama uudelleen. ”Talvi on tullut” oli sekunnissa keksitty rytmin apu-
lause, joka on todella huono, koska puolinuotti ei kuulu itsestään selvästi suomenkielen 
ääntämyksessä. Puolinuotin kohdalle parempi olisi mikä tahansa sana, jossa on pitkä 
vokaali. 
 
Ennen kuin soitimme, esittelin kappaleen satulauluna, ja ensimmäisen soittokierroksen 
jälkeen kuulostelimme säestystä. Yhteistä syntyneille mielikuville oli tahdeissa 5–8 esiin-
tyvä metsän karhu. Teksti moduloi jännittävästi ja siirtyy matalampaan rekisteriin. Sa-
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mantyylinen ero luodaan Kaunottaren ja Hirviön välille Ravelin Hanhiemo-sarjan neljän-
nessä osassa Kaunottaren ja Hirviön keskustelu: orkesteriversiossa idyllinen klarinetti-
melodia maalaa Kaunottaren ja kromaattinen, matala fagotti hirviön. Ainoa aikuinen nel-
jän oppilaan testiryhmästä kuvasi tunnelmaa mystiseksi. 
 
 
Kuvio 2. Tahdit 5–8 (alttoklaavissa). 
 
Huomasin kokeiluissa, että kappale on liian lyhyt, jotta sen tunnelmaan pääsisi kylmil-
tään ja tottumattomana sisään. Jos lähtisin uudelleen työstämään kappaletta oppilaiden 
kanssa, käyttäisin paljon aikaa lämmittelyyn kuuntelemalla musiikkia, joka on mielestäni 
samanhenkistä. Aloittaisin Satien 1. Gymnopédiestä, jonka soidessa esimerkiksi ryhmä-
tunnilla voidaan hakea liikkeen ja tanssin avulla kolmijakoista rytmiä ja tunnelmaan so-
pivaa tarinaa. Rytmissä olennaista on keinahtava kolmeen laskeminen. Liikkeenä voi olla 
yksinkertaisimmillaan keinahdusta kuvaava käsien heilautus, painokas askel ensimmäi-
sellä ja kevyt toisella iskulla, valssin askeleet tai melodian mukaan astelu. Riippuu oppi-
laiden spontaaniudesta, kuinka paljon tarinan syntyä ja kulkua opettajan tarvitsee aloit-
taa tai ohjata, vai syntyykö heillä heti paljon mielikuvia, jotka uskalletaan myös sanoa 
ääneen. 
 
Valmis käsikirjoitettu satu on tarjolla Ravelin Hanhiemosarjan edellä mainitussa 4. 
osassa, jota kuuntelisin seuraavaksi. Kappale menee samaan tyyliin ja suunnilleen sa-
massa tempossa kolmeen, joten Satie-esimerkissä opittua liikettä voidaan hyödyntää. 
Kappaleesta voidaan kuunnella erityisesti eri soittimien rooleja: missä kohdassa puhuu 
ja miten liikkuu Kaunotar, miten puolestaan Hirviö, mitä tapahtuu kiihkeimmässä koh-
dassa ja miten satu päättyy. Satien tai Ravelin musiikista voi kirjoittaa aloittelijoille yksin-
kertaisia sovituksia tai mukana soitettavia stemmoja, joilla oppilaat saavat osallistua tu-
tustumaansa musiikkiin. Seuraavaksi voidaan myös siirtyä oheiseen kappaleeseen, joka 
on tarpeeksi lyhyt kokonaisuus aivan vasta-alkajallekin. Opettaja voi soittaa helppoa pia-
nostemmaa, jota kuunnellen voidaan edelleen tanssia samoin askelin. Tarinaa voidaan 
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hahmotella soolostemman kahden eri soittotavan kautta, jotka voivat edustaa esimer-




Kuvio 3. Koko kappale alttoversiona. Huiluäänet tahdeissa 1-4 ja vasemman käden pizzicatot 
tahdeissa 5–8 voivat edustaa sadun eri hahmoja. 
 
Huiluäänien ja vasemman käden pizzicatojen sointia voidaan hioa kuulostelemalla, vas-
taako viulusta tuleva ääni hahmoja juuri siten, kuin pieni taiteilija toivoo. Jousikäden ryt-
miä voidaan harjoitella ensin kappaleesta irrallaan. Rytmi on jo tuttu liikkumisharjoituk-
sista, mikä todennäköisesti helpottaa motoriikka. Lyhyiden ja pitkien askelten miettimi-
nen voi auttaa jousen jaossa sekä keinahtavan kolmijakoisen rytmin soittamisessa. Kap-
pale on helppo opettaa korvakuulolta, mutta ainakin jälkikäteen on hyvä tarkistaa, että 
oppilas ymmärtää nuottikuvasta, mistä äänet löytyvät ja mitä esimerkiksi rytmit ja tahti-
viivat tarkoittavat. Kaikkein helpoimmassa versiossa huiluäänet voidaan korvata vasem-






Kuvio 4. Helpotettu duo-versio. 
 
Oheiset nuottikuvat on kirjoitettu opettajaa ajatellen ja niissä saattaa olla oppilaalle liikaa 
informaatiota ja vieraita merkintöjä. Otsikko puuttuu, jotta kukin tulkitsija saa antaa sa-
dulle haluamansa nimen. Kappaletta voi soittaa myös unisonossa ryhmäkappaleena viu-
luilla, altoilla tai molemmilla. Alla olevaa versiota voi soittaa kokonaisella alttoluokalla, 
jossa on eri vaiheissa olevia soittajia. 
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Kuvio 5. Kappale 1 alttoluokalle. 
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4.2 Debussy ja kokosävellaulu 
 




Kuvio 6. Kokosävellaulu kahdelle altolle. 
 
Oppilaiden kanssa voidaan joko tutkia uloskirjoitettuja svellareita tai jättää ne aluksi ko-
konaan huomiotta ja kuunnella, missä on tärkeä kohta tai mikä on musiikin osoite, johon 
ollaan kulloinkin menossa. Kakkosstemma on melko haastava eikä toimi ensimmäisestä 
asemasta kovin hyvin, joten kyseessä voisi olla opettajan tai edistyneemmän oppilaan 
stemma. Myös suurien terssien virittäminen on haasteellista mutta kehittävää intonaation 
kannalta. Tämän kappaleen yhteydessä oppilaan kanssa voisi kuunnella esimerkiksi De-
bussyn pianopreludia Voiles, joka perustuu kokosävelasteikolle ja alkaa nimenomaan 
rinnakkaisilla suurilla tersseillä. 
 
Hyvä valmistava harjoitus on etsiä isoja askelmia eli kokosävelaskelia niin pitkä asteikko 
kuin kunkin oppilaan kanssa on mielekästä. Seuraavaksi opettaja voi soittaa mukana 
suuren terssin päästä. Myös muita intervalleja voidaan kokeilla ja kuunnella, kuulostaako 
esimerkiksi pienen terssin vai kvartin päästä soitettu melodia kivammalta. Suuren terssin 
välein voidaan soittaa myös tuttuja asteikkoja. Ison triolin hahmottamiseen tarvitaan jokin 









Lähdin suunnittelemaan ja kirjoittamaan opinnäytetyötäni sillä vahvalla ennakkoasen-
teella, että viulun- ja alttoviulunsoiton alkeisopetuksessa pitäisi käyttää enemmän 1900-
luvun alun länsimaista taidemusiikkia. Työn tekeminen on ollut mielenkiintoinen amma-
tillinen pohdinta siitä, pitääkö väite paikkaansa. Matkan varrella on vahvistunut käsitys 
siitä, että oppilaiden kanssa on tärkeää soittaa musiikkia, jolla on jonkinlainen tarttuma-
pinta oppilaan aikaisempiin kokemuksiin tai arkielämään. Tämä tarttumapinta ei 1900-
luvun alun musiikin kohdalla todennäköisesti ole aikakauden säveltäjien musiikkityyli. 
Esimerkiksi harmonioihin tottuminen voi viedä aikaa, ja useimmat koulukunnat painotta-
vat tonaalisista tehoista ja tutuista lauluista aloittamista.  
 
Ei ole kuitenkaan tarkoituksenmukaista soittaa loputtomasti vain ennestään tuttua mu-
siikkia. Soitonopiskeluun kuuluu uudenlaiseen musiikkiin tutustuminen, ja opettajana toi-
von, että oppilaani pääsisivät osallisiksi monenlaisesta hienosta musiikista. Lapset ovat 
ennakkoluulottomia, jos heidän kiinnostuksensa herää. 1900-luvun alun musiikki ja las-
ten maailma voivat kohdata esimerkiksi monissa lapsille suunnatuissa teoksissa, jotka 
kertovat sadun. Tällöin aikakauden musiikin kieli voi aueta oppilaalle esimerkiksi sellais-
ten musiikin tehokeinojen kautta, jotka kuvaavat sadun tapahtumia tai henkilöitä. Myös 
aiemmin opittu melodia, muotorakenne tai tanssirytmi voi yhdistää aikaisemman koke-
muksen ja uudenlaisen musiikin. Opinnäytetyön kirjoittaminen on haastanut miettimään 
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alusta omaa tapaa opettaa: Syntyykö oppilailleni opetuksen myötä henkilökohtainen 
suhde musiikkiin? Annanko heille mahdollisuuden innostua hyvästä musiikista? 
 
Musiikin tutuksi tuleminen edellyttää runsasta musiikin kuuntelua. Musiikkia opitaan sa-
massa järjestyksessä kuin äidinkieltä: ensin kuullaan, sitten ilmaistaan. Musiikin kuunte-
luun on hyvä käyttää aikaa soittotunnilla etenkin sellaisen 1900-luvun musiikin kohdalla, 
jota oppilas ei välttämättä kuule missään muualla. Soitto- ja mielellään ryhmätunneilla 
opettaja voi ohjata kuuntelemaan musiikista tiettyjä asioita tai liikkumaan musiikin mu-
kana. Soittotunneilla aika on rajallista, ja tämän työn äärellä pohtiminen onkin saanut 
arvostamaan suuresti varhaismusiikkikasvatusta, musiikkiopistojen musiikin perusteiden 
opetusta ja koulujen musiikinopetusta, joita todella tarvitaan lasten musiikinoppimisessa. 
Soittotunnit ovat mielekkäämpiä ja itse musiikintekemiseen ja soittimenhallinnan opette-
luun vapautuu aikaa, jos musiikin tuntemisen ja hahmottamisen perusvalmiudet saadaan 
muualta. 
 
Ammatillisesti hyödyllisintä työn valmistelussa on ollut koota kattava lista helposti saata-
villa olevista nuottimateriaaleista, joista opetuskäyttöön sopivaa 1900-luvun alkupuolen 
musiikkia voi löytää. Samaa työtä ei tarvitse enää tehdä alusta, kun tarvitsen tällaista 
materiaalia oppilailleni. Toivon, että luettelosta ja luvun 3 kuvauksista on hyötyä myös 
jollekulle muulle viulu- tai alttoviulupedagogille. Kahlasin läpi suuren määrän alkeisohjel-
mistoa ja viulukouluja, joten vaikka etsisin vastaisuudessa muiden aikakausien tai tyylien 
musiikkia, tiedän melko hyvin, mistä suunnasta kannattaa lähteä etsimään.   
 
Sain koottua pitkän luettelon nuottimateriaaleja, mutta kappaleiden testaamiseen käy-
tännössä oppilaiden kanssa ei ole toistaiseksi ollut mahdollisuutta. Vasta käytännön ko-
kemus tulevaisuudessa soittotuntitodellisuudessa näyttää, mitkä sovituksista ovat innos-
tavimmat ja hyödyllisimmät. Tehty työ haastaa sekä kokeilemaan löytöjä elävässä elä-
mässä että jatkamaan kaikenlaisten hyvien sovitusten etsimistä eri tarkoituksia varten. 
Samanlaista kehitystyötä haluaisin pedagogina jatkaa omien sovitusten ja sävellysten 
parissa ja tutkia, minkälaisia harjoituksia oppilaille kannattaa kirjoittaa. 
 
Huomasin hakuprosessin kuluessa, että erityisesti uutta ulkomaalaista materiaalia kan-
nattaa selata. Suomessa käytetään mielellään viulukouluja, joita on saatavilla suomeksi. 
Tällöin juututaan kuitenkin helposti melko suppeaan materiaaliin. Löysin sekä kirjastoista 
että Ostinatosta paljon värikkäitä ja innostavia muun muassa englannin- ja saksankielisiä 
vihkoja, jotka sisältävät hyviä harjoituksia, monipuolista musiikkia ja kivaa kuvitusta. 
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